




















CITAR COMO: Gil Gil, C.; Barón  Linares, V.; De  Soto Navalón, A.; Cháfer Bixquert,  T. 










La  adversidad  como  infortunio  ha  formado  parte  de  la  inevitable  existencia  del  ser 
humano, quien experimentándola en  la propia piel ha tomado consciencia del mundo 
que  le  rodea.  Estas  experiencias,  que  siempre  implican  un  aprendizaje,  a  veces 
suponen  además  una  metamorfosis  corporal  en  el  individuo.  Una  información  y/o 
deformación que  condiciona vida y pensamiento. Para nosotros, además,  supone un 
núcleo  de  reflexión,  análisis  y  transmisión  de  conocimiento.  Así  mismo,  como 
creadores  nos  permite  el  desarrollo  de  la  práctica  artística  como  medio  de 
introspección, meditación y apropiación de nuestra experiencia. 
Experiencias  adversas  como  el  dolor,  la muerte,  la  enfermedad,  el  sufrimiento  y  su 
impacto en el tiempo, han sido motivo de reflexión y motor de creación para artistas 
contemporáneos  dentro  del  panorama  nacional  e  internacional.  En  este  artículo, 
desarrollado dentro de nuestra línea de investigación dedicada al arte y la enfermedad, 
nos  centraremos  en  el  análisis  de  la  obra  de  Rossana  Zaera  y  Teresa  Cebrián,  dos 
creadoras  que,  tratando  temas  de  carácter  transcultural  para  el  individuo,  han 
canalizado  su propia  vivencia de  la  realidad que  las  rodea por medio de  la  creación 







who,  in experimenting  such misfortune  in  their own  flesh, has become aware of  the 
world  around  them.  These  experiences,  which  always  imply  a  learning  process, 
sometimes also  involve an  individual’s bodily metamorphosis. An  information and/or 
deformation which  conditions  life  and  thought.  To  us,  furthermore,  this  becomes  a 
nucleus for reflection, analysis, and transmission of knowledge. Likewise, as creatives, 
this  allows  us  to  develop  our  craft  as  a  means  of  introspection,  meditation,  and 
appropriation of our experience.  
Adverse experiences  such as pain, death,  illness,  suffering, and  their  impact on  time 
have been a reason for reflection and creative fuel for contemporary artists within the 
national and international panorama. In this article, which is developed within our line 
of  research  concerning  art  and  illness, we will  focus  on  an  analysis  of  the works  of 
Rossana  Zaera  and  Teresa  Cebrián.  These  two  artists,  who,  in  dealing  themes  of 
transcultural  character  for  the  individual,  have  channeled  their  own  experience  of 
reality  which  surrounds  them  through  artistic  creation.  Their  reflection  and 
investigation  have  allowed  them  to  delve  into  the  dark  reality  which  torments  the 







A  lo  largo de  la historia, el  ser humano  se ha convertido en uno de  los grandes ejes 
centrales  de  investigación  y  conocimiento.  El  continuo  interés  en  entender  su 
comportamiento y su conducta, desde  lo que  le afecta hasta cómo  le afecta, ha sido 
clave para mejorar su estabilidad y su relación con el entorno.  
Aunque el conjunto de  individuos sea partícipe de una misma  realidad, su vivencia y 
aprendizaje  al  respecto  son  individuales.  La  puesta  en  común  de  este  conocimiento 
personal adquirido, ha servido para crear una información servible para la comunidad y 
las futuras generaciones.  






Del  mismo  modo,  el  sufrimiento  y  la  muerte  han  sido  adversidades  de  carácter 
transcultural  que  han  angustiado  al  ser  humano,  y  a  través  de  la  historia  se  ha 
observado cómo ha tomado ante ellas remedios, como los de antaño relacionados con 
las  invocaciones, sacrificios y conjuros, hasta  los más  innovadores  llevados a cabo en 
nuestros días. Remedios naturales y empíricos, como la hipnosis o actitudes filosóficas 




suprimirlo,  aliviarlo  o  afrontarlo,  de  la  mejor  forma  posible.  Aunque  tengamos  el 
mismo sufrimiento en común, no significa que lo compartamos. “Lo que es compartible 
no es el dolor, es la defensa contra él” (Anzieu, 2007, p. 20). 
El dolor,  la muerte, el sufrimiento,  la violencia,  la soledad o  la enfermedad, han sido 
englobadas dentro de un mismo concepto como “adversidades”, como el enemigo por 
el que nadie quiere  ser alcanzado. Y es que, en  la mayoría de  los  casos, el dolor, es 
entendido antes por lo trágico que por lo que nos pueda favorecer. Pero realmente es 
algo  más  que  una  desgracia,  porque  sin  él  los  seres  vivos  seríamos  terriblemente 
vulnerables. En palabras del Dr. Antonio Castillo el dolor  “es un motivo de alarma  y 
preservación  del  individuo”  (Castillo,  1999,  p.  3). Un  dolor  que,  como  nos  comentó 
Carmen  Benlloch,  Cirujana  Pediatra,  durante  un  reciente  encuentro,  «a  veces  es 
necesario infligir para suprimir y tratar otros males mayores, como curar y limpiar una 
herida infectada o recolocar un hueso en el sitio».  










diagnóstico  clínico  certero.”  A  pesar  de  ello,  el  padecimiento  y  la  dolencia  siempre 
tienen algo que decir y aportar.  
El dolor,  la enfermedad y  la muerte  son motivo de  interés  y diferencia entre distintas 
culturas. A veces, un abismo si comparamos las sucesivas generaciones. Estos conceptos 
se han percibido como límite en el que, acercarse o traspasarlo puede ser objeto de caos 
y perturbación.  Su existencia nos  impide mantener un orden  y  coherencia en nuestro 
cuerpo, en nuestros pensamientos y en nuestra vida; pues nos perturba y atenta contra la 
posibilidad de interpretar y reconstruir un mundo donde sobrevivir.  
Toda esta experiencia, ha sido recogida a  lo  largo de  la historia por artistas, filósofos, 
novelistas  o  poetas,  quienes  han  hecho  eje  vertebrador  de  su  discurso  creador  la 
propia vivencia entorno a alguno de estos temas.  
La historia del arte está llena de ejemplos, como podemos ver. El desequilibrio mental 
de Edvar Munch  (1863‐1944), dio paso a  su  famosa obra  “El Grito”; en Francisco de 
Goya (1746‐1828)  la enfermedad que  le supuso como secuela una sordera  le provocó 











En  lo  que  corresponde  a  la  contemporaneidad  del  tratamiento  de  estos  temas 
podemos  señalar  el  caso  de  la  artista  Jo  Spence  (Londres,  1934‐1992)  en  quien  la 
práctica fotográfica es utilizada como medio de construcción de su propia identidad. El 
diagnóstico del cáncer de mama lo incorporó como temática principal, y en torno a él, 





experimenta  la  piel  como  límite,  y  cuestiona  el  cuerpo  como  objeto  sexual,  como 
organismo de fecundación en diálogo con la muerte. Temas tormentosos para el sujeto 
y no fácil de gestionar. En este sentido, no podemos olvidar la obra de Orlan (Francia, 





En  el  caso  de  España  un  ejemplo  significativo  lo  encontramos  en  Pepe  Espaliú 
(Córdoba,  1955‐1993),  quien  viviendo  una  sociedad  de  rechazo  hacia  el  colectivo 
homosexual y al que se le sumó la carga de la vivencia del SIDA, forjó desde el arte un 
discurso  en  relación  a  la  muerte,  la  enfermedad  y  el  estigma  como  respuesta  a  la 



















hasta  que  aparecen  los  síntomas  anómalos  que  ayudan  a  detectar  su  presencia.  A 
veces cuando esta se manifiesta puede ser tarde para la persona.  
Además  del  dolor  físico,  la  piel  también  puede  convertirse  en  el  escenario  de 
información y aviso. M. Teresa Beguiristain (1998) en el catálogo Mar de Fondo escribe 
que la piel es un “órgano de percepción del otro, en el sentido más completo, límite del 






el  momento  en  que  es  capaz  de  reflexionar  y  tiene  uso  de  razón.  Entre  las 
connotaciones que devienen de este temor se encuentra la angustia final. Por un lado, 
la posibilidad de que sea lenta, dolorosa y en soledad. Por otro, el miedo a desaparecer 








Valenciana,  un  taller  impartido  por  la  propia  artista  en  septiembre  de  2018.  En  él 
destaca la educación emocional equivocada que recibimos y menciona que no debería 
afectarnos hablar sobre  la muerte. Un  tema que se ha verbalizado mayoritariamente 




la vida, por  lo que uno de  los primeros pasos hacia  la  liberación es  la aceptación. En 
este  sentido  el  psiquiatra  Luis  Marcos  Rojas,  cuando  habla  sobre  la  aceptación 
saludable,  apunta  que  esta  “no  es  el  conformismo  pasivo  que  anula  el  sentido  de 
control,  la curiosidad y  la creatividad, sino el reconocimiento objetivo de que algunas 
desgracias  son  inevitables”  (Rojas, 2010, p. 49). Debemos aceptar  los males que nos 
acechan, o al menos ver  la adversidad desde otro punto de vista, verla más allá de  lo 
que literalmente supone.  






Al  respecto de  la  resiliencia, Marta Portero, Dra. en Neurociencias  y Profesora de  la 
unidad de Psicobiología de  la Universitat Autònoma de Barcelona, destacó durante el 
curso  de  Neurociencia  y  Educación,  al  que  tuvimos  ocasión  de  asistir,  que  este 
mecanismo  “te  convierte  en  una  persona  mucho  más  adaptativa,  autónoma,  más 
capaz.”  
Un  instrumento  para  lograr  esa  resiliencia,  puede  ser,  a  nuestro  modo  de  ver,  la 
creación artística. Ese punto de vista diferente de ver y hacer uso del infortunio, nos lo 
puede  ofrecer  el  arte,  un  medio  utilizado  como  herramienta  de  canalización  de  la 
propia vivencia del  individuo. Un papel  fundamental  tanto para el artista  como para 
aquellos  que  ven  en  la  obra  un modo  de  aceptación,  de  lucha,  de  enseñanza  o  de 
espejo en el que mirarse. El arte como medio, es el que permite a artistas como  las 
valencianas  Rossana  Zaera  (Castellón,  1959)  y  Teresa  Cebrián  (Llosa  del  Ovispo, 
Valencia, 1957) interpretar la realidad en la que se hayan inmersas. 




del  proyecto  expositivo  titulado  “Mujeres:  territorios  artísticos  de  resistencia”. 
Exposición realizada por  la comisaria Irene Ballester Buigues y presentada en 2014 en 






Cada  una  de  las  artistas  es  testigo  de  la  adversidad  en  primera  persona,  la  vida  ha 






sumó a  sus méritos  los estudios de Postgrado en Gestión Cultural por  la Universitat 
Oberta de Catalunya  y el Máster  en Artes Visuales  y  Educación  en  la Universitat de 
Girona.  Una  trayectoria  académica  con  un  estrecho  vínculo  de  interés,  desde  bien 
pequeña, por la medicina. En su infancia sufrió una dolorosa enfermedad que afectó al 
sistema  nervioso  central  y  le  dificultó  a  partir  de  entonces  su  libre  movimiento  al 




se  convierten  en  el  punto  de  inflexión  clave  en  su  trayectoria  profesional.  Como  la 
artista comenta “la filosofía me hizo vivir en  las preguntas. El día que fui a Valencia a 
matricularme de medicina, volví a  casa  con el  resguardo de  la matrícula de  filosofía. 
Aquellos primeros años fueron maravillosos y muy intensos, y me di cuenta de que mi 










El  dolor,  el  sufrimiento,  la muerte,  la  soledad,  el miedo,  la  enfermedad,  etc.,  entre 
otros  temas  relacionados,  forman  parte  de  su  universo  creativo  e  inspiración,  y  su 
reflexión e investigación al respecto  le ha permitido indagar en la oscura realidad que 
atormenta al  ser humano,  sus  inquietudes y  su amplia posibilidad de  representación 
artística. Temas con un fuerte vínculo a  la ciencia y a  la medicina canalizados a través 
de la pintura, la fotografía, la escultura y la escritura.  
La obra de  Zaera pone de  relieve  la  figura  sensible de un  individuo que,  a pesar de 
sentirse  parte  de  una  sociedad  avanzada  respecto  a  lo  primitivo,  no  puede  decir  lo 





civilizado  del  siglo  XX  que  el  habitante  de  las  cavernas  prehistóricas:  busca  algo 
sobrenatural y, en el fondo, siempre con alguna esperanza” (Castillo, 1999, p. 4). 
Al  igual que el dolor,  la enfermedad es un  fenómeno  transcultural  temido por el  ser 
humano. Ignacio Carrión, en su artículo para el periódico El País “La estética del dolor” 
en  el  que  habla  sobre  esta  artista  valenciana,  destaca  que  “el  ser  humano  es, 
irremisiblemente,  un  enfermo  casi  siempre  anónimo.  Hay  muy  pocas  excepciones. 
Puede  mejorar  el  escenario.  Lujo  y  enfermedad  de  todos  modos  no  se  llevan 
demasiado  bien.  Las  heridas  de  los  privilegiados  siguen  siendo  heridas  aunque  sus 
vendajes alcancen la perfección y la limpieza extremas” (Carrión, 2005, Recuperado de 
https://elpais.com/diario/2005/12/18/cvalenciana/1134937100_850215.html).  





propia naturaleza que para Rossana ha  sido  su motivo de  reflexión.  En ella ha  visto 
reflejada  la  identidad  del  ser,  sus  bellas  cicatrices  y  su  humana  vulnerabilidad.  Un 
referente que  le permite hablar de dolor, de muerte, de  ciclos, de  la  vida  y de  ella 
misma a través de la creación plástica y de la escritura.  
Vivir  la  naturaleza  desde  dentro  le  permite  a  la  artista  observarla  detenidamente, 
analizar  todas  sus  formas  y  descubrir  el  más  mínimo  detalle.  Precisamente,  estos 










































de  reflexión  en  la  obra  de  Zaera.  Reflexiones  que  podemos  ver  en  series  como 
“Heridas” y “Heridas y Fantasmas”, desarrolladas entre 2000 y 2002. Series en las que 
el color rojo es utilizado como recurso plástico para evidenciar la herida, haciendo uso 
de  siluetas o  cuerpo asexuados  con apariencia erguida y brazos pegados al  cuerpo y 
resueltos  envueltos  por  multitud  de  trazos  y/o  vendas,  como  si  de  una 
momia/fantasma se tratara.  
Su interés por la medicina, la huella de sus constantes visitas o tal vez, su miedo oculto 
a  ella,  le  proporcionan  recursos  formales  que  utiliza  en  su  obra,  así  podemos  ver 
instrumentos clínicos como  las agujas, pinzas y  tijeras  los elementos empleados para 
combatir.  Elementos  que  la  artista  toma  para  darles  un  nuevo  significado 
interviniéndolos  con materiales metálicos en  forma de alas de  libélula. Un  resultado 













En  sus obras utiliza el medio pictórico o  las  cajas de  luz para  interpretar y poner en 
diálogo  radiografías  tomadas de  fondos de archivo médico. Series como “Anatomías‐













experiencias  y  vivencias  para  recrearlas  en  pequeños  escenarios  dentro  de  cajas  de 
zapatos metálicas. Cada una de ellas, a modo de micro instalaciones, reciben títulos tan 
sugerentes  como:  “Hospital  infantil”  (2009),  “Tengo que  irme”  (2010),  “Dorita Gale” 
(2010), “Renacimiento” (2010) o “Una silla para la soledad” (2010).  
Las  cajas  de  Rossana  Zaera  son  ese  recuerdo  portátil,  contenedor  de  escenografías 















Estas germinaciones,  como  comenta Ángel Cagigas  (2011) de  la Universidad de  Jaén 
para  la edición Memoria de  la vida, Rossana Zaera,  recuerdan a  la  “recreación de  la 
belleza de  la descomposición a partir de  la que se crea vida, así como al análisis de  la 
relación entre el ser humano y  la naturaleza” (párr. 4). Sus obras “El vaso de barro” y 
“El  amor  y  la  muerte”,  a  modo  de  radiografías  del  subsuelo  que  revelan  cuerpos 
enterrados, permiten hablar a través del arte de la belleza de la descomposición. Para 




romántico,  tan  aferrado  a  la  representación  de  los  pares  de  conceptos  creación‐
destrucción o desintegración‐reintegración” (Cagigas, 2011, párr. 4). 
El  diálogo  entre  naturaleza  y muerte  también  está  reflejado  cuando  la  artista  habla 
sobre situaciones amenazantes, que pueden llegar a convertirse en traumáticas para el 
individuo, como puede ser el vértigo ante la enfermedad. Reflexiones en torno al tema 


















han marchado.  En  ambos  casos,  la  experiencia  del  vacío  es  angustiosa  y  vertiginosa 
para el individuo. 
Ante el  vértigo de  la  vida, el arte, es el medio que permite  sincerarse  y desnudarse 
emocionalmente dándole forma a esas vivencias y acontecimientos que posiblemente 
no  puedan  ser  expresados  de  otro  modo.  Son  artistas  que  trabajan  con  conceptos 
aparentemente  contrarios, opuestos  y  lejanos  como: amor, muerte,  vida, esperanza, 
dolor, placer, etc., pero que  realmente  se necesitan mutuamente,  como  la  vida  y  la 
muerte, para existir. 
La obra de Rosana Zaera es pues el hilo narrativo de su historia y de los que están a su 












2008,  p.  34).  Es  una  fuerza  que  existe  en  el  ser  vivo,  y  de  la  que  a  veces  no  es 
consciente, pero le permite superar dichas situaciones traumáticas. En la obra de Zaera 







(1983)  en  la  especialidad  de  escultura  y  también  forma  parte  de  la  corriente  de 
mujeres  artistas  valencianas  que  ha  crecido  en  los  años  80  y  ha  forjado  una  larga 
carrera de vocación creativa. Una artista visual con más de 500 obras, que, al igual que 
Zaera, ha utilizado una gran  variedad de procedimientos  y materiales en  su proceso 
creativo y ha hablado de manera universal sobre la realidad de la sociedad sensible que 





degenerativa  incapacitándola  sustancialmente  para  crear.  La  teórica  de  arte Marisol 
Salanova (2018), como comisaria de  la exposición de  la artista Cebrián “El  largo viaje” 
para  el  Centre  del  Carme  Cultura  Contemporània  de  València1,  explica  cómo  esta 
enfermedad que incapacita su continua creación “le provoca un dolor en lo más hondo 
del sentimiento artístico”  (p. 33). Cebrián destaca durante el taller: “hace 6 años que 
estoy en  la ciudad por  la enfermedad. Antes  trabajaba el doble o el  triple. Ahora no 


















la  enfermedad?  ¿Acaso,  podría  Frida  Kahlo  haber  pintado  su  martirologio  en  otros 
















su  necesidad  vivencial  de  la  naturaleza,  a  la  que  Zaera,  como  hemos  visto 
anteriormente, también está muy vinculada.  
Para  Cebrián,  esta  es  motivo  de  tranquilidad,  y  sus  sesiones  de  meditación  le 
proporcionaban  equilibrio  y  calma.  Una  pausa  donde  para  la  artista  no  hay 
pensamientos  ni  obras,  solo  ausencia  de  palabras.  Esta  ausencia  de  palabras  es 
protagonista en dos de  sus obras  tituladas  “El  fin de  las palabras”  (2012) de  la  serie 
“Cuando  las palabras desaparecen” y “La desaparición de  las palabras” (2012). Ambas 
han  dialogado  juntas  en  la  misma  sala  expositiva  del  Centre  del  Carme  Cultura 
Contemporània. La primera obra está compuesta por una fotografía en blanco y negro 














Teresa Cebrián. Medidas variables. Fotografía en blanco y negro  sobre papel  litográfico,  látex e 
hilo. Galería Rosa Santos. “Fotografía de los autores” 
Salanova  (2018)  comenta que  “no es una  retrospectiva  al uso  ya que  contiene obra 
nueva,  once  piezas  de  producción  inédita,  sin  embargo,  es  un  paso  por  los  puntos 
cardinales  por  los  que  consideramos  que  ciertas  obras  han marcado  un  antes  y  un 
después” (p. 33).  
Con motivo de la exposición el 7 de octubre de 2018 tuvo lugar una mesa redonda en la 
sala  Capitular  del  mismo  centro  cultural,  en  la  que  se  dialogó  sobre  aquello  que 
caracteriza  a  Cebrián.  Ponentes  de  la  mesa  redonda  como  Pilar  Tébar,  presidenta 
d’AVCA (Associació Valenciana de Crítics d’Art) acuñan la exposición como una muestra 
muy  subjetiva,  cargada  de  simbología  y  resumida  en  la  palabra  Dificultad.  Orlando 
Brito, Director del CAAM  (Centro Atlántico de Arte Moderno) pone de relieve  la obra 
como un mecanismo de resiliencia y respecto a la muerte, apunta en la mesa redonda 












protegido por  la casa, en su obra “La violencia enjaulada”  (2002) plantea ese  lugar que 










de  la exposición. Obras planteadas a modo de  instalación y que  llevan por título “The 
Last Ligth” (2002) y “The Frail Footpath” (2001).  
La obra “The last ligth” CUIDADO ES DEL IVAM ME DICE CEBRIÁN(2002) de poliéster y 
tierra, está  formada por una  serie de manos de poliéster que dibujan  sobre el  suelo 
terroso la silueta de un cuerpo. Estas manos están abiertas, con las palmas hacia arriba, 
en  una  actitud  que  nos  recuerda  la  acción  de  acompañar,  de  acoger.  La  obra  está 
dedicada a su sobrino mayor Juan y reflexiona sobre el acompañamiento en las últimas 
horas de una persona, sin aferrarse a ella, sino dejándole ir.  
Junto  a  ella  se  encuentra  la  cotidianidad  de  la  vida  tintada  por  la  enfermedad,  que 
toma forma en la pieza “The Frail Footpath” (2001) en un recorrido de parejas de pies 
de poliéster. Los primeros pies presentan una forma hinchada y esta se va difuminando 







cuerpo que  se  iguala  con  la naturaleza. Una naturaleza en  la que  tanto el árbol, por 







Vida  y muerte,  son  aparentemente  conceptos  pensados  como  contrarios,  pero  esta 
distancia tan lejana es la que les permite encontrarse y dialogar en el extremo, ya que 
en el ciclo de la vida, vida y muerte se necesitan para existir.  
En Cebrián  se observa un  crecimiento  creativo en el que  se desarrolla una  reflexión 
espiritual y carnal. Espiritual en  su  inicio creativo en  torno al Haiku y  las sesiones de 
meditación en entornos naturales, como hemos comentado anteriormente, y carnal en 
su  reflexión  en  torno  al  dolor  y  sufrimiento  de  un  cuerpo  palpable  en  el  que  se 
desarrollan  una  serie  de  acontecimientos  adversos  de  los  que  ella  es  escenario  y 
protagonista.  
El proceso creativo de Teresa Cebrián al igual que el de Rosana Zaera, no es un proceso 
continuo,  no  todo  lo  que  se  aparta  es  desechado,  sino  que  puede  ser  retomado 
posteriormente. La percepción del tiempo cambia, todo proceso se hace más lento. Las 
obras  son  abandonadas  y  vueltas  a  retomar,  porque  el  dolor  marca  esos  tiempos. 
También  será  clave  del  proceso  creativo  la  fragmentación,  el  protagonismo  de  una 
parte,  la presencia  intermitente pero tirana de un fragmento dolorido del cuerpo que 
requisa  su  atención  y  les  ata  a  él  hasta  el  desvanecimiento.  Un  cuestionamiento 
analítico de  las partes de un  todo  acompañado de  la  intuición.  En boca de Rossana 
Zaera:  “la  intuición  que  guía  al  artista  es  la  misma  que  guía  al  científico”  (Zaera, 
Recuperado de https://metode.es/noticias/entrevistas/rossana‐zaera‐la‐intuicion‐que‐
guia‐al‐artista‐es‐la‐misma‐que‐guia‐al‐cientifico.html). 
Ambas artistas nos presentan un  cuerpo en el que  las marcas y  signos visibles en  la 
superficie epidérmica, es retomado como motivo de reflexión e interpretación. Teresa 
nos  lo presenta con  la reproducción de su propia transformación y Rossana Zaera nos 











un  tema, ha  formado parte de  la evolución natural y artística de  las artistas  citadas, 












historia.  De  igual  modo,  respecto  al  trabajo  de  Zaera,  Irene  Gras  comenta  que 
“construye un  cuento, narra una historia,  su historia;  ya  sea  a  través de papeles de 
periódico  u  objetos.  Utiliza  lo  que  cree  necesario  en  cada  caso,  es  decir,  lo  que 








Escultoras,  quienes  su  creación  artística  fundamentalmente  autobiográfica,  se  ha 




límites de  la piel y viviendo  la  incoherencia pública en tiempos de exclusión de género, 
tanto personal como profesional. Artistas que han evolucionado en un espacio en el que 
no  es  suficiente  luchar  por  hacerse  un  hueco  en  el  mundo  del  arte  excluyente,  sino 
hacerlo en un contexto concreto, siendo mujer y además con perfil escultórico.  
Las adversidades de  la vida,  los  infortunios que ésta nos presenta y  la  incomprensión, 
son  motivo  ineludible  para  reaccionar  de  algún  modo  ante  ellas.  Como  apunta  el 
conocido  psiquiatra  español  Luis  Rojas  Marcos  “Hoy  por  hoy,  relatar  los  sucesos 
penosos  y  expresar  las  emociones  es  la  mejor  forma  de  disminuir  su  intensidad, 
transformarlos en recuerdos manejables e incorporarlos a la memoria verbal y al resto 
de nuestra historia”  (Rojas,  2010, pp.  71‐72). Como  también  apunta  Enrique Ocaña, 
escritor  y  filósofo  Español  “desde  antaño  objetivar  o  figurar  el  sufrimiento, 
exteriorizándolo con palabras,  imágenes, objetos o sonidos ha sido un medio no sólo 
para aliviarlo,  sino  también para  conocerlo”  (Ocaña, 1997, pp. 33‐34). El arte por  su 
parte puede convertirse en  la herramienta que permite dar  forma y  significado a  las 
vivencias  que  inquietan  al  individuo. Un  arte  como  resultado  de  la  experiencia  que 
invitan al espectador al  cuestionamiento. Tanto el mismo acto de  crear,  como el de 





















Gras,  I.  (2017).  Rossana  Zaera.  Resiliencia  Artística.  Dossiers  Feministes,  21,  59‐74 
https://doi.org/10.6035/Dossiers.2016.21.4 
Moscoso, J. (2004). Una historia del Dolor. Claves de razón práctica, 139, 34‐40 
IVAM  Institut Valencià d’Art Modern.  (2018) Ángeles Marco; Vértigo. Valencia:  IVAM. 
Institut Valencià d'Art Modern 




un  paseo  por  las  luces  y  las  sombras.  El  Periódico  Mediterráneo.  Recuperado  23 



















Centre  del  Carme  Cultura  Contemporània.  (2018).  El  Centre  del  Carme  reivindica  la 
obra  de  la  escultora  valenciana  Teresa  Cebrián.  Recuperado  20  julio  2018,  de 
https://www.consorcimuseus.gva.es/centro‐del‐carmen/prensa/el‐centre‐del‐carme‐
reivindica‐la‐obra‐de‐la‐escultora‐valenciana‐teresa‐cebrian/?lang=es  
Zaera, R. (s.f). Recuperado de https://www.rossanazaera.comsi  
